L'ESPRESSIONISMO NORDICO 


Corrente artistica che si occupa dell’interiorità più profonda 
dell'essere umano attraverso colori vivaci e innaturali rispetto al 
soggetto ma carichi di portata emotiva. Con tale espressione si 
indicano le manifestazioni della pittura tedesca e francese 
d'avanguardia dell’inizio del ‘900. Tra i membri fondatori vi è James 
Ensor che sviluppò un linguaggio autonomo e incisivo capace di 
denunciare il proprio disagio di fronte all’evolversi della società 
contemporanea, i suoi soggetti appartengono alla tradizione 
fiamminga, come le nature morte e i ritratti interni intimi e borghesi 
sottesi da una profonda malinconia, rielabora l’uso dei colori brillanti 
degli impressionisti abbinati alle immagini dei maestri fiamminghi. 
Ne risulta una pittura visionaria lontana dal canone naturalistico e 
un attacco ai costumi borghesi. 


EDVARD MUNCH: LA PITTURA COME ESPRESSIONE DELLA 
SOFFERENZA INTERIORE 

Le sue opere sono riflesso delle vicende biografiche che lo affliggono 
sin dall'infanzia è ammiratore della pittura di Van Gogh, Gauguin e 
Toulouse-Lautrec, il cui uso spregiudicato e antinaturalistico del 
colore lo spingono a superare le posizioni impressioniste. 

* Ritratto della sorella Inger: dipinto degli anni berlinesi, la 
fanciulla è ritratta in una posizione frontale, intera e con la 
gonna che le copre i piedi, i capelli sono raccolti con una 
scriminatura nel mezzo che riprende la rigida verticalità del 
dipinto e ne accentua il senso di inquietudine. Il vestito dalla 
stoffa e dalla fantasia cupa, le ricopre il collo lasciando visibili 
solo volto e mani. L'esperienza parigina è leggibile nella 
piattezza della figura, nei contorni definiti e nella pennellata 
densa, capace di trattenere la luce, i toni cupi sono emblema 
del dolore interiore. 

e Il grido: è il grido del dolore, soggetto astratto ed evocativo 
che porta Munch ad una scelta cromatica ed antinaturalistica, 
i colori rispecchiano il mondo interiore e non il vero, 
attraverso l’ondeggiare inquietante delle linee, la prospettiva 
vertiginosa del ponte e le figure distorte, dà forma visiva alla 
perdita dell'equilibrio. 


IL SIMBOLISMO 
Si tratta di una nuova scuola di pittura che rappresenta non 
solo l'aspetto esteriore degli oggetti ma anche l’anima, una 
pittura dai contorni definiti e tinte vivaci, i simbolisti mirano a 
rappresentare un concetto altro e non immediatamente 
visibile; le rappresentazioni sono: figure mitologiche, donne 


belle ma letali, riti esoterici e visioni. I simbolisti si prefiggono 
di superare gli impressionisti con la soggettività e la 
spiritualità, capaci di trasfigurare la realtà e leggere oltre il 
soggetto. Si indirizzano ad un pubblico adulto. 

IL SIMBOLISMO IN EUROPA: Questa corrente sia letteraria 
che artistica si sviluppa a Parigi assieme alle correnti 
filosofiche: “l’arte è un segno che rimanda a qualcosa di più 
grande” personaggio di spicco è Gustave Moreau che 
sostiene di credere solo a ciò che non vede e unicamente a ciò 
che sente. 

Salomè (l’apparizione): acquerello esposto a Parigi nel 1876, è 
interpretazione di un episodio evangelico, rappresenta la 
giovane principessa giudea figlia della regina Erodiade che 
aveva sposato Erode. L’abito sfarzoso richiama l'immaginario 
ottocentesco erotico-orientaleggiante e allude alla danza dei 
“sette veli” laddove Erode aveva decapitato Giovanni Battista. 
La testa del Battista è simbolo del rimorso con il quale la 
principessa dovrà convivere in futuro. Non è chiaro se il 
dipinto ritragga la conclusione della danza oppure il momento 
dopo l’uccisione del predicatore. La giovane donna arresta la 
sua danza ed indica l’orrenda visione al centro della scena. 
Due figure si pongono in una posa statica inscrivibili in un 
triangolo che concentra al suo interno la luminosità del 
dipinto. La dimensione onirica stempera la drammaticità e ne 
ribadisce l'appartenenza al contesto simbolista. Interessanti 
sono i colori: il rosso scarlatto indica il sangue e la morte, il 
dorato è simbolo di innocenza ed è negativo in quanto indica 
l'opulenza corruttrice. Ne emerge una generale piattezza che 
richiama le stampe giapponesi con tinte chiare e trasparenti 
che accentuano la luminosità sofisticata e suggestiva. 


PIERRE PUVIS DE CHAVANNES: sviluppa l’aspetto monumentale 


Fanciulle sulla riva del mare: fermo controllo della 
composizione con richiami a forme classicheggianti, passaggi 
cromatici ricreano un senso di sospensione, la scena è distante 
dal reale e diviene simbolo di un messaggio universale che va 
oltre il soggetto stesso; l’opera viene accolta dalla critica come 
fuori dal tempo e dalla vita. Le tre bagnanti non sembrano 
interagire tra loro e vi sono pose differenti, la piattezza delle 
figure stempera l'aspetto sensuale del nudo, i corpi sono 
sagome senza carnalità e il dato naturalistico è apparente, un 
profondo mistero destabilizza lo spettatore attratto dal rigore 
formale e semplicità del soggetto. Le tre figure potrebbero 
rappresentare le differenti attitudini verso la vita (attiva, 


passiva e contemplativa). La sua tecnica pittorica è 
sperimentale quanto moderna, il colore è steso per superfici 
piatte senza ombreggiature e definiscono le sagome delle 
figure per contrasto, il tocco denso dei fiori è di derivazione 
postimpressionista. 


ODILON REDON: simbolista francese mette in luce il simbolo come 
metafora 


Gli occhi chiusi: accentua la riflessione in una pittura altra 
rispetto alla realtà, l’opera ha le sfumature dolci del pastello, 
forse simbolo del sonno o metafora della morte oppure 
immortala un momento di riflessione sui pensieri e visioni altre 
precluse allo spettatore. Dimostra di attingere da fonti 
sperimentali come Michelangelo, la pennellata diluita fa 
intravedere la trama della tela sottostante, sospende il 
soggetto in uno spazio indefinito, trasfigurando il volto della 
donna nella sua stessa anima. 


IL SIMBOLISMO IN GERMANIA E NEL NORD 
DELL'EUROPA 


In tutta l’area tedesca e mitteleuropea il concetto di simbolismo 
si sovrappone a quello di secessione, ossia rottura con le regole 
imposte, maestro indiscusso del simbolismo tedesco è Arnold 
Boklin che si richiama a Franz Von Stuck, la cui tecnica prevede 
il contrasto chiaro-scuro ed eleva i soggetti presi dalla mitologia a 
simboli universali o precetti moraleggianti. 


L'isola dei morti di Boklin: dipinto che l’artista replica in 5 
versioni, la prima è oggi conservata a Basilea. L’opera 
rappresenta un paesaggio misterioso e suggestivo, falesie di 
roccia si ergono sul mare scuro, svettano cipressi. La linea 
dell'orizzonte è bassa e si enfatizza il senso di desolamento e 
abbandono; una piccola barca con due figure a bordo si 
avvicina all'isola, vi è un senso mistico nella scena. L’isola è 
sublimazione della dimensione di solitudine, dimensione 
necessaria per la creazione artistica, il dipinto rappresenta un 
personale e solenne addio dell’artista autorappresentato 
mentre raggiunge l’isola degli eletti. Nella tradizione antica i 
morti comuni riposano nell’Ade mentre gli eroi su un'isola. 


IL SIMBOLISMO IN ITALIA 


In area lombarda si sovrappone al divisionismo; ne è precursore 
Gaetano Previati: 


e La maternità: una madre allatta il bambino attorniata da 
angeli, lo sguardo si accompagna verso l’azzurro della 
Madonna; il misticismo della scena è enfatizzato dalla 
controluce del bagliore dell’aureola alle spalle della donna. La 
situazione ha perso ogni connotazione realistica, i personaggi 
si confondono in un giardino di luce, vi è un clima di 
sospensione e mistero. 

e Notturno (il silenzio): utilizzo quasi esclusivo del blu, sfiora il 
monocromo mentre il movimento delle vesti segue il 
movimento di propagazione della musica nella stanza. Le due 
donne sono le due anime della notte, veglia e sonno, conscio e 
inconscio tra realtà e sogno. 


LA SCULTURA SIMBOLISTA 
Figura di spicco è Auguste Rodine, segna l'affrancamento della 
scultura dalle norme accademiche e sviluppa un linguaggio 
simbolista autonomo, affascinato dalla letteratura sacra e dalla 
Divina Commedia. 

e Porta dell'inferno: modello sono le grandi porte bronzee del 
Rinascimento italiano con tema la Divina Commedia, egli 
intende illustrare le vicende dei principali personaggi 
dell'inferno in un racconto organico e consequenziale 
sull'esempio pittorico del Giudizio Universale di Michelangelo. 
La porta assurge a simbolo universale della condizione umana. 

e Il pensatore: scultura immaginata in origine come lo stesso 
Dante che dalla sommità della porta osservava il mondo dei 
dannati da lui creato. Si tratta di un uomo di età matura e dalla 
corporatura tornita che seduto ad una roccia tiene la mano 
destra a sostegno del mento in atteggiamento riflessivo, 
metafora del pensiero sull’esistenza e sulla natura umana. 

e Il bacio: rappresenta la passione travolgente di Paolo e 
Francesca, i due amanti di dimensioni vicine al vero 
rappresentano l’erotismo e confermano Rodin e come 
modellatore del nudo in una dimensione di mistero e tragicità 
universale. 


L’ART NOUVEAU 
Movimento artistico di fine ‘800 e che si protrae fino alla Prima 
Guerra Mondiale, nel periodo della Belle Epoque. Si sviluppa a 
partire da Parigi e vede la collaborazione delle arti nella 
rivalutazione dell'oggetto artistico nella sua eleganza sinuosa nel 
periodo dell’industrializzazione. Si tratta di un gusto dalle forme 


flessuose che ricordano il mondo vegetale. Assume denominazioni 
varie in Europa: 

- Modern Style o Liberty (Inghilterra) 

- Nieuwe Kunst (Paesi Bassi) 

- Stile Jòven (Spagna) 

- Jugendstil (Germania) 

- Secessione (Austria) 

- Stile Floreale o Liberty (Italia) 
Vi è la volontà di tratteggiare un linguaggio nuovo, rottura con lo 
storicismo eclettico promosso dall'Accademia, tecnica caratteristica 
è il colpo di frusta che si applica in architettura e negli oggetti 
quotidiani, si moltiplica la stampa d’illustrazione, locandine e riviste 
e conquista anche teatro e danza. 


LA SECESSIONE VIENNESE 
Con il termine “secessione” si indica un distacco artistico, una 
rottura dalle direttive dell’arte ufficiale. La Secessione Viennese si 
differenzia da quella di Monaco di Baviera e Austria. 
Maggior esponente oltre a Gustave Klimt è Olbrich: 

e Palazzo della Secessione: accoglie le mostre del gruppo, è 
un padiglione a forma cubica con una cupola a foglie 
d'alloro in rame dorato, rimanda ad Apollo, il dio delle arti. 
È un tempio dedicato ad una nuova divinità, l’arte; un fregio 
attornia l’edificio, unisce la tradizione mitteleuropea vicina 
a forme egeo-cretesi e gusto floreale tipico dell’arte 
Nouveau internazionale. Nel 1902 si tenne un'esposizione di 
Bethoven. 

GUSTAV KLIMT: Scopre la bidimensionalità delle arti giapponesi ed 
elabora un linguaggio fortemente stilizzato, mescola tecniche 
differenti. Figlio di artisti, si forma in Accademia e faceva i suoi 
ritratti da fotografie. Si sposa con Emilie Flòge che è modella in 
molte sue opere, vero e proprio Bohemien. L'’insistenza sulla 
decorazione di stoffe deriva dalla moglie che aveva un negozio di 
stoffe. Periodo d’oro di Klimt è il 1903, egli medita sul tempo che 
Scorre. 

e Ritratto di Emilie Floge: prevale l’aspetto decorativo sulla 
verosimiglianza, la figura è appiattita contro uno sfondo 
indefinito; il corpo della donna è un arabesco tratteggiato e 
ne accentua l’astrazione. 

e Le tre età della donna: decorativismo piatto, elegante ed 
eclettico, la tela è allegoria delle tre fasi della vita, una 
madre stringe al petto la figlia ed è in contrasto con 
l’impetuosa vecchiaia. La donna anziana occupa il centro 


della scena con corpo cadente e capelli grigi, la soluzione 
prelude l’astrattismo. 

e Il Bacio: abbraccio amoroso, celebrazione dell'amore reso 
dal tratto incisivo di mani e volti in un arabesco gioioso. Un 
prato fiorito si staglia su uno sfondo astratto, il cielo è 
punteggiato di pagliuzze dorate. L’oro è il colore 
predominane. 

e Fregio di Bethoven: celebrazione del compositore, è una 
lettura simbolica della IX sinfonia di Bethoven che ha inizio 
con la prima scena ossia l’anelito di felicità rappresentato 
da tre figure nude che incarnano la debolezza del genere 
umano, supplicanti la Forza impersonata da un cavaliere in 
armatura. La seconda parete rappresenta l’Ostilità delle 
forze avverse riassunte dal gigante Tifeo sotto la forma di 
Gorilla che insieme alle Gorgoni, Lussuria, Impudicizia e 
Incontinenza ostacola la missione del cavaliere. Sullo sfondo 
la tetra figura dell’Angoscia (donna con velo nero). La 
quarta scena rappresenta l’Inno alla Gioia stato d’animo 
raggiungibile con la musica e la poesia, con una successione 
di tre gruppi: donne su uno sfondo dorato, coro degli angeli 
del paradiso e abbraccio degli amanti. Il Fregio è un’opera 
sperimentale che rappresenta l'opposizione tra bene e male 
in una sequenza ritmica che ricorda la musica. Il piano 
eroico coincide con quello estetico e richiama la pittura 
vascolare greca usando al contempo pastelli colorati a tratti 
a carboncino, intonaco liscio a parti granulose e aggiunta di 
sabbia al rilievo in foglia d’oro. 


L'ARCHITETTURA LIBERTY IN ITALIA 

Esponenti sono Ernesto Basile che aveva progettato il Teatro 
Massimo e forma architetti al nuovo linguaggio floreale, attinge alla 
tradizione gotica e rinascimentale; importante è Villa Florio nella 
quale interno ed esterno dialogano secondo le formule dell’Art 
Nouveau Raimondo D’Aronco crea un compromesso tra la 
tradizionale abitazione altoborghese e soluzioni decorative di gusto 
liberty e Giuseppe Sommaruga che rende preponderante la 
componente muraria e non abbandona la linea retta per la curva 
tendente agli slanci decorativi del Liberty nord europeo. 


ANTONI GAUDI E IL MODERNISMO CATALANO 

A Barcellona sviluppa un linguaggio fortemente personale simbolo 
dell’indipendenza culturale catalano. Risente dei fermenti 
indipendentisti che promuovono il recupero della lingua e cultura 
catalana in contrapposizione al centralismo nazionalistico di Madrid. 


Condivide le aspirazioni autonomiste della Catalogna, attinge 
dall’architettura gotica, araba, moresca e bizantina. I concetti di 
espansione della linea, distruzione dello spazio geometrico, 
enfatizzazione dell’involucro e cura del dettaglio sono resi con un 
elemento vitalistico. Ha un atteggiamento eretico rispetto al rigore 
inglese e franco-belga. 

e Casa BatllIò: sviluppa i volumi dell’edificio in altezza, la facciata 
ha un andamento sinuoso, la decorazione dei piani superiori è 
con tasselli irregolari di maiolica. La facciata termina con un 
tetto in ceramica policroma con forma zoomorfa ed è coronato 
con una croce sul tetto. 

e Casa Milà: immaginata come una grande roccia scavata dal 
vento e dalla pioggia, da cui deriva il soprannome di cava. La 
linea retta è elusa, la facciata ha pietra grezza con un 
andamento ondulato. La terrazza è dominata da camini 
irregolari che ricordano presenze umane. 

e Sagrada Familia: tempio votivo con la maestosità tipica delle 
cattedrali gotiche ripensate secondo l’Art Nouveau, basata su 
asimmetrie, rimandi zoomorfi ed elementi decorativi in 
ceramica policroma e metallo. 


ESPRESSIONISMI 
È il primo movimento di avanguardia che sorge in Europa 
all’inizio del XX secolo, centri maggiori sono Parigi e Dresda, si 
oppone al decorativismo dell'Art Nouveau. Le Avanguardie sono 
gruppi che si diffondono prima della 1° Guerra Mondiale ed hanno 
spesso un proprio manifesto. 
L’Espressionismo si concentra sull’interiorità dell'individuo e sulla 
dimensione soggettiva, si contrappone al positivismo e al 
progresso scientifico e tecnologico e alla dimensione collettiva. 
Notevole è l’uso del colore acceso e violento che esplora i moti 
interiori, il quadro è una finestra aperta sul mondo. La pittura 
consiste in semplificazione delle forme e attenzione verso l’arte 
primitiva. L’annullamento della prospettiva implica un 
appiattimento delle forme e accentua la dimensione 
antinaturalistica della rappresentazione. 
LA MOSTRA DEI FAUVES A PARIGI NEL 1905 
Gli artisti Fauves rifiutano la spazialità classica ed esaltano la 
libertà espressiva, opponendosi all'arte accademica, ciascun 
artista segue un percorso individuale di ricerca stilistica, 
elemento comune è l’esaltazione del colore con intenso vitalismo 
che si propaga in traiettoria dall'uomo alla natura come energia 
pulsante e n divenire. È assente negli artisti francesi la volontà di 


denuncia sociale e politica che caratterizza il clima tedesco. Si 
colloca nel superamento della pittura impressionista. 


HENRI MATISSE 
Teorico del gruppo Fauve si pone sulla scia del pointillisme tipico 
dell’impressionismo e Postimpressionismo. 


Lusso calma e voluttà: riprende un distico di Baudelaire 
tratto dall’invito al viaggio, il soggetto è un pic-nic in riva al 
mare, legato alle tematiche impressioniste in un’atmosfera 
sospesa e innaturale. Matisse utilizza la scomposizione del 
colore in chiave libera rispetto alle teorie scientifiche di 
Seurat. 

La stanza rossa: emerge la dimensione decorativa della 
linea che muove il ritmo in maniera musicale, la spazialità 
tradizionale è annullata mediante l’uso di colori saturi, forti 
e complementari, il contrasto genera forti emozioni. Il rosso 
della stanza richiama il verde del prato, la scansione 
spaziale è determinata dalla posizione della sedia e dal 
taglio della finestra, natura e presenza umana sono posti 
sullo stesso piano. 

Gioia di vivere: disegno non più accompagnato dal 
chiaroscuro, richiama un'atmosfera paradisiaca e primitiva, 
l'energia si propaga attraverso figure in primo piano, 
importante è il concetto di slancio vitale che richiama 
Bergson. Lo slancio vitale è una forza energica e creatrice 
che si propaga dall'uomo alla natura immettendo il tempo in 
una dimensione fluida dove il passato si riflette nel 
presente; passato e presente si prolungano nel futuro in una 
sorta di moto ciclico che si esprime nel cerchio. 

Danza: il cerchio diventa protagonista della danza, le 
sagome si adattano con il loro movimento sinuoso e 
musicale al limite del formato della tela dando vita nella loro 
sintesi e monumentalità a un moto energico eterno, riflette 
una dimensione lirica, emozionale e gioiosa. Emerge 
armonia e la musicalità. 

Donna con cappello: raffigura la signora Matisse con 
cappello, ciò che scandalizza è lo svincolamento dalla resa 
naturalistica della figura. La pennellata è urgente e 
riassuntiva, il ritratto si riduce a macchie di colore, fronte e 
naso sono tratteggiati di verde posto come macchia sullo 
sfondo per esaltare l’incarnato, i capelli sono rosso scarlatto 
e affiorano dal copricapo. 


DIE BRÙUCKE DA DRESDA A BERLINO 


Affiora un collegamento fra le varie forze innovatrici dell’arte come 
legame tra presente e futuro; prima esposizione del gruppo si tiene 
nel 1906. L’espressionismo tedesco è caratterizzato da un’angoscia 
esistenziale, spirito politico e drammatico che alla gioia di vivere e 
allo slancio vitale dei fauves contrappone ansia, tormento e disagio 
dell'uomo contemporaneo, al pensiero di Bergson contrappone la 
visione irrazionale e tragica di Nietzsche e Schopenhauer. Gli artisti 
del gruppo sostituiscono il decorativismo della linea con 
l'esplorazione di forme spigolose e spezzate, suggerite dall’arte 
gotica e primitiva e dalla pratica di tecniche grafiche antiche, come 
la xilografia, ovvero l'incisione su legno. I colori sono stesi in 
campiture ampie e piatte più acidi e più freddi rispetto alle tonalità 
dei fauves. È assente la scomposizione del colore di accezione 
pointilliste di stampo neoimpressionista. Il gruppo si scioglie nel 
1913; temi prediletti a Dresda sono il ritratto, il nudo e le vedute di 
campagna, nella fase Berlinese si riscontrano soggetti legati al 
paesaggio urbano con temi che riflettono il malessere e l'angoscia 
dell’uomo contemporaneo nella città moderna. 
KIRCHNER 
I soggetti della sua pittura sono il paesaggio e il ritratto con forme 
semplificate ed essenziali, mediante l’utilizzo di campiture piatte di 
colore e con un segno nero spezzato che riflette l’interesse 
dell'artista per l’arte primitiva africana, per le stampe giapponesi, la 
pittura rinascimentale tedesca e la xilografia. La veduta urbana 
permette di affrontare temi sociali e di denuncia che rivelano la 
condizione dell’uomo contemporaneo nella metropoli di inizio secolo. 
e Cinque donne per strada: figure dai contorni filiformi e 
taglienti manifestano inquietudine e incomunicabilità. Le 
vedute di piazze vuote e personaggi sulla strada sono 
deformate, le immagini si riflettono attraverso lo specchio, 
trasformando la veduta in visione allucinata e angosciante; il 
fascino è quasi demoniaco come una femme fatale che conduce 
l’uomo nel baratro. 


AVANGUARDIA E PRIMITIVISMO 
- Sconfinamenti extraeuropei: la generazione impressionista e 
postimpressionista aveva subito il fascino per il 
giapponismo, si riscoprono le arti extraeuropee (indiane, 
americane, africane e oceaniche). Importante diviene l’arte 
primitiva che rimanda ad un universo primigenio, 
dimensione libera, genuina che ricorda il mondo infantile. Il 
museo etnografico è molto visitato dagli artisti nel ‘900, 
notevole è la fascinazione per il gusto africano. Il tema del 
nudo primitivo è ripreso da Matisse, nel Nudo Blu i canoni 


classici sono stravolti nelle proporzioni, la posa e i 
lineamenti. Tale moda si afferma nel mondo parigino e 
tedesco; esempio è il ritratto di Marcella di Kirchner che ha 
una posa malinconica con tratti essenziali e spigolosi, con 
colori non naturalistici. 


L'ESPRESSIONISMO AUSTRIACO 

Dalla Germania, l’Espressionismo si diffonde in Austria e al centro 
non pone il colore ma il segno. 

EGON SCHIELE 

Da Klimt desume il fascino per la linea sinuosa che esprime con un 
segno tormentato e nervoso 

e Autoritratto nudo: esplora il bilico tra carnalità e mortalità su 
uno sfondo neutro, il corpo è collocato in diagonale mutilo e 
tormentato da un segno nero che solca la forma e contrasta 
con il bianco, sembra una presenza spettrale di malinconia e 
angoscia. 

e Abbraccio: riprende un analogo soggetto dipinto da Klimt ma 
con più forza espressionistica, il gesto dell’abbraccio è carico 
di tensione. L'artista dipinge un abbraccio drammatico simbolo 
di un commiato doloroso, il segno nervoso incide la carne e fa 
affiorare la tensione della muscolatura con drammaticità. 

OSKAR KOKOSCHKA 
Allievo di Klimt entra in contatto con la Secessione Viennese 

e Il sogno della fanciulla: l'artista realizza ritratti e temi 
fantastici e religiosi, esplora la tecnica della xilografia. Tende 
ad esplorare le passioni più dolorose e segrete dell’esistenza. 

e La sposa del vento: pennellata vorticosa, spessa e corposa; due 
amanti sono travolti in un angosciante moto del vento e rievoca 
la perdita di riferimento dell’individuo. L’opera è nota anche 
con il titolo la tempesta e rappresenta un movimento perpetuo 
che coinvolge i due personaggi nudi e abbracciati. Il quadro è 
allegoria delle passioni e la natura partecipa del dramma 
esistenziale dell’uomo. L’opera ha valore cosmico e universale 
e rappresenta un episodio biografico, è allegoria della 
tormentata relazione con Alma Mahler. 


IL CUBISMO 
Massimo esponente è Pablo Picasso ed è una corrente artistica che si 
afferma in ambito parigino dopo la morte di Cezanne nel 1906, come 
tutte le Avanguardie si pone in una dimensione antipositivista, la 
forma non è quella che vede l’occhio ma come la percepisce 
l'intelletto con una moltiplicazione dei punti di vista che 


scompongono l’immagine nello spazio e la rendono nella superficie 
del dipinto. Vi è attenzione per le forme essenziali e primitive 
dell’arte negra, iberica ed egizia, si medita sulle prospettive multiple. 
Si pongono il problema di collocare una realtà tridimensionale su un 
piano bidimensionale. 

Il cubismo si divide in due periodi: 

- Cubismo analitico: dal 1909 al 1912, le tinte sono neutre 
esempio è Ritratto di Ambroise Vollard di Picasso 

- Cubismo sintetico: nel 1912 si ha l’idea di introdurre degli 
oggetti reali (collage) esempio è Natura morta verde di 
Picasso 

Il Cubismo risente delle teorie filosofiche e scientifiche dell’epoca di 
Bergson e Einstein. Picasso ne ribadisce l'autonomia fra pensiero 
matematico-filosofico e ricerca artistica. 

PABLO PICASSO 
La sua vita si divide in varie fasi: 

- PERIODO BLU: 1900-1903 è il periodo malinconico, le 
figure si allungano e si usano gradazioni cromatiche blu, 
caratterizzato dalla perdita dell'amico Carlos Casagemas: 

e Vecchio cieco e ragazzo: analizza la condizione di 
miseria e solitudine dell'essere umano, rappresenta 
un’umanità reietta e dimenticata con corpi deformi 
collocati in uno spazio astratto 

e La Vita: allegoria dell'amore carnale e materno, forse 
l'unione tra uomo e donna con il concepimento, vi è un 
senso di solitudine e tristezza che ricorda la caducità 
dell’esistenza. 

- PERIODO ROSA: 1904 al 1907 con il trasferimento a Parigi 
e l'amicizia con Olivier, schiarisce la tavolozza e 
rappresenta famiglie dei saltimbanchi con tonalità 
cromatiche del rosa: 

e Famiglia di acrobati con Scimmia: l'impianto 
piramidale ricorda la pittura rinascimentale di 
Raffaello, vi è una dimensione evanescente e senso di 
non finito. 

- PERIODO AFRICANO: 

e Les Demiselles d’Avignon: raffigura l'interno di un 
bordello a Barcellona, nel bozzetto preparatorio ci 
sono due figure maschili che conferiscono valore 
simbolico, sulla sinistra vi è uno studente con un 
teschio in mano mentre al centro un marinaio. Nella 
versione finale sono eliminati i dettagli simbolici e 
morali che alludono al peccato, cinque corpi femminili 
dalle forme taglienti e spigolose guardano allo 


spettatore. La prospettiva tradizionale con un unico 
punto di vista è sconvolta e le figure sembrano 
scolpite nel legno. I colori spaziano dall’azzurro al 
rosa ai bruni senza distinzione spaziale tra primo 
piano e sfondo. I volti sono grotteschi e essenziali e 
ricordano le maschere africane ed egizie. 

Tre donne alla fontana: coincide con il PERIODO 
MEDITERRANEO, i corpi sono monumentali e 
ricordano i bassorilievi greci e sembrano scolpiti nella 
pietra. I colori richiamano l’ocra e il fondo astratto è 
privo di profondità. Si recupera il classicismo. 
Guernica: del periodo surrealista richiama la Guerra 
Civile Spagnola, segna una svolta nella sua carriera 
politica. L’artista decide di abbandonare il colore 
simbolo di vita e di affidarsi alla drammaticità del 
bianco e del nero. La composizione è apparentemente 
caotica ma la struttura rimanda allo schema 
piramidale classico ed ha un'impostazione teatrale. Il 
dramma e l’angoscia sono accentuati da ambiguità 
spaziale, sulla destra vi è un’abitazione in fiamme e gli 
oggetti sono disseminati. A sinistra una madre urla il 
suo dolore con il bambino morto tra le braccia e il viso 
rivolto al cielo. La sormonta un toro simbolo delle 
brutture naziste o emblema del popolo spagnolo. Al 
centro vi è un cavallo che nitrisce simbolo di 
sofferenza e dolore illuminato dalla lampada ad olio 
allungata da una figura che avanza da destra. 
Rappresenta il vertice di un triangolo la cui base è 
scandita da un soldato morto al suolo. Sulla destra 
una donna disperata alza le mani al cielo. Le linee 
sono spezzate e taglienti che manifestano la 
dichiarazione di guerra. Si richiama all'arte del 
passato per smuovere gli animi sulla situazione 
drammatica. 


